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Abstract 
This is a study of the work of a Danish music teacher at a free school (grade 1-9) in 
Copenhagen. The teaching is based explicitly on playing in ensemble and the pupils play at 
a high artistic level to be in a normal school. Data collection was made during three days 
with the help of observation, video-recording and qualitative interviews. The report 
contains video-clips where the pupils and the teacher play together. The great differences 
between this model of teaching and the normal, lie in the teacher participation in the music 
making, the central role of the rhythms, the early start (grade two), the form of songs and 
arrangements and the lack of notation in favor of music making by ear. The result of this 
study could be useful in an order to develop the teaching of ensemble in Swedish 
compulsory schools. 
Keywords: Classroom, compulsory, education, ensemble, methods, music, play, pupils, 
school, teaching 
Sammanfattning 
Detta är en studie kring en dansk lärares musikundervisning på en lilleskola, årskurs 1-9, i 
Köpenhamn. Undervisningen bygger uteslutande på ensemblespel som eleverna utför på en 
mycket hög nivå för att vara en vanlig skolklass. Data samlades in under tre dagar med 
hjälp av observation, video och intervjuer. Rapportens kärna är de videoklipp som finns 
med, där eleverna och läraren spelar tillsammans. Det visar sig att den stora skillnaden 
mellan denna undervisning och gängse i svensk skola är lärarens medmusicerande, rytmens 
centrala roll, elevernas tidiga start (årskurs två), låtarnas form och arrangemang samt 
avsaknaden av notation till förmån för gehörsbaserat spel. Resultatet av denna studie skulle 
kunna användas vid vidareutveckling av den svenska skolans ensemblespel med 
skolklasser. 
Nyckelord: Elever, ensemble, grundskola, gehör, undervisning, metodik, musik, musiksal, 
spela 
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Förord 
Jag vill rikta ett stort tack till Jan Reinemo samt eleverna och lärarna på Freinetskolan i 
Valby för ett generöst och varmt mottagande. Speciellt vill jag tacka Jan för att han släppte 
in mig i sin undervisning utan förbehåll. Vidare vill jag tacka Gunnar Heiling för hans 
ambitiösa och proffsiga sätt att handleda. Alla mina "återvändsgränder" lotsade han mig ur. 
Slutligen vill jag tacka min släkt och familj med betoning på min sambo som pluggat vid 
min sida och sett till att jag genomlevt min hittills mest slitiga termin som student. 
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Inledning 
Under mina fyra år som lärarstuderande vid musikhögskolan i Malmö har jag besökt olika 
grundskolor och studerat deras undervisning. I dag sysslar de flesta skolor med så kallad 
"klassensemble", vilket innebär att hela eller halva klassen spelar tillsammans på en 
mycket grundläggande nivå. Här handlar det för de flesta eleverna om att pricka rätt ackord 
på rätt ställe. Läraren brukar inte spela med utan instruerar och dirigerar eleverna till att 
hitta rätt i musiken. Som lyssnare till ensemblerna har jag inte känt någon "spelglädje", den 
får mig inte att vilja dansa eller ger mig ingen "kick" i övrigt. Men det kanske måste vara 
så då eleverna är nybörjare på sina instrument... eller? 
Under tredje läsåret på lärarutbildningen vid Musikhögskolan i Malmö besöker studenterna 
Danmark och studerar olika lille- och efterskolor. En lilleskola är en dansk form av friskola 
på grundskolenivå. På lilleskolan i Valby, när jag lyssnade på mellanstadieelever som 
spelade klassensemble, hände det. Musiken fick mig att vilja röra på mig, det fanns 
spelglädje! Jag blev glad. Mycket glad. 
Jag ville ta reda på hur musikläraren på lilleskolan i Valby arbetade. Jan Reinemo, som 
läraren heter, ställde sig positiv till en studie kring hans undervisning. Den 25 september 
2008 besökte jag Freinetlilleskolan i Valby, Köpenhamn, då eleverna hade ett uppspel för 
besökande lärare och studenter från Köpenhamns rytmiska konservatorium. Här är en låt 
från detta uppspel (clip 1).  
Eleverna spelar en ganska avancerad musik på en hög nivå om jag jämför med mina 
tidigare erfarenheter av högstadieelever. En annan sak som slår mig är att eleverna håller 
intensiteten uppe hela låten igenom samt att tempot är stabilt, något som enligt min egen 
erfarenhet brukar vara en stor utmaning även för mycket erfarna ensembler. Slutligen ser 
det ut som eleverna "går in i musiken". Alltså känner in den musik de själva skapar, inte 
bara prickar rätt ton/toner på rätt ställe. 
Jag hoppas att detta arbeta ska inspirera läsaren till att bedriva roligare- och mer givande 
ensembleundervisning. Det har i varje fall inspirerat mig. 
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Bakgrund 
Som observartör påverkas i stor grad min förmåga att tolka, det som händer i en 
ensemblesituation, av mina tidigare erfarenheter i ämnet (Patel & Davidsson, 2006). Här 
följer en beskrivning av min bakgrund samt en kort presentation av musikläraren och den 
aktuella skolan. Min bakgrund får i kapitlet stort utrymme. Jag menar att det kan vara 
intressant som läsare att få en bild av mig som observatör för att kunna få perspektiv på det 
jag skriver. Jan har inte varit intresserad av att presentera sin bakgrund mer djupgående än 
vad som redogörs i det kommande stycket, läsaren får bilda sin uppfattning utifrån 
rapportens resultatkapitel. Skolan beskrivs också kortfattat utefter vad jag anser  vara 
relevant för studien. 
Min bakgrund 
Min ensembleverksamhet startade då jag var nio och fick ett trumset. Min bror lärde mig 
några trumkomp och vi spelade lite tillsammans. Lite senare kom jag in på kommunala 
musikskolan där jag blev kvar tills jag gick ut gymnasiet. I musikskolan spelade jag i en 
slagverksensemble, en blåsorkester och ett (jazz)storband samt tog slagverkslektioner. Mitt 
intresse för rytmer har senare följt mig då jag lärt mig andra instrument. 
I gymnasiet gick jag en så kallad "musikvariant" på naturvetenskapliga linjen (1996-1999), 
vilket innebar att allt lokalt tillägg och individuellt val blev musikkurser. Skolan hade då 
inget estetiskt program så det var ofta elever från musikvarianten som blev tillfrågade när 
"musik" efterfrågades. I musikvarianten gavs alla chans att spela både trummor, gitarr, bas, 
klaviatur och sång. Nivåskillnaden var stor men den sociala kulturen god. Här tog mitt 
musikintresse fart. Dels därför att låtarna var "justa" och fungerade bra i den större gruppen 
samt att musiken fick en "ram" genom musikteorin.  
Genom åren har jag sjungit och spelat trummor, gitarr, bas, piano, klarinett och trumpet i 
olika pop-, rock- och jazzband. 
I mitt liv som musikant har jag ständigt sökt utmaningar. Musiken har alltid varit viktigare 
än instrumenten som frambringar den. Det sociala sammanhanget har också varit viktigt. 
Sammantaget har det lett till att jag spelat i ensemble på många olika instrument. Jag har 
tydligt känt hur man får olika roller i musiken beroende på vilket instrument man spelar. 
När jag bytt instrument har jag fått en ny bild av mitt tidigare instruments roll. Jag gillar 
den bilden av ensemblespel innehållande roller och deras samspel. Detta är en av mina 
drivkrafter till att syssla med musik. 
Jag tycker att det är lättare att uppfatta vad någon spelar på ett instrument om jag tidigare 
själv spelat samma sak. Det gör det också möjligt att bedöma svårighetsgraden i olika 
instrumentutövanden. Mina olika instrumentfärdigheter är således en hjälp för mig när jag 
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utför denna studie. De eventuella nackdelarna tas upp i metodkapitlet. 
Sambaorkestern 
Jag spelar i en sambaorkester och eftersom jag kommer att dra paralleller till orkestern 
senare i rapporten följer här en kort presentation. 
Med "sambaorkester" menar jag en paradslagverksensemble som spelar musikformen 
samba. Orkestern innehåller många olika slagverk med skilda roller. De enklaste 
stämmorna spelar bara två slag i takten medan de svåraste ofta spelar sexton slag i takten. 
Andra stämmor har stor frihet att improvisera. Det finns alltså stora variationer mellan 
stämmorna i en och samma låt. Nybörjare spelar tillsammans med dem som hållit på i flera 
år. Unisona- och "call and response"-partier förekommer i form av break. Där får de ovana 
"hänga på" de vana. 
Denna musikform har utvecklats bland folket och är således anpassad för "folket", alltså 
alla människor, inte bara de med ett brett intresse för musikutövande. Alla är välkomna.   
Dansträning 
Följande berättelse kommer också vara relevant för diskussionskapitlet. 
När jag för ett drygt år sedan började dansa förstod jag ingenting av vad jag gjorde. 
Händerna gick hit och dit och benen kändes mest i vägen, men det var kul. Jag försökte 
hänga med så gott jag kunde men trodde att jag aldrig skulle kunna dansa i närheten av hur 
min lärare dansade. I början dansade läraren alltid med i dansgruppen och jag kunde titta 
och försöka härma henne. Hon korrigerade mig aldrig och det var en stor orsak till varför 
jag gillade danspassen. De tillfällen läraren inte dansade tillsammans med gruppen, var 
svåra. Jag kände mig stel och hälften så bra som när jag hade någon duktig att titta på. Efter 
ett halvår/år började jag förstå lite av vad jag gjorde när jag dansade. Det ledde till att jag 
själv sökte instruktioner för att kunna hitta rätt teknik. Jag tror att hon märkte det för idag 
blir jag ofta korrigerad och gillar det. Nu kan jag vissa dansrörelser som jag förut trodde 
var omöjliga i min kropp. 
Jan Reinemos bakgrund 
Jan Reinemo är utbildad klassisk flöjtmusiker. Han har jobbat som musiklärare på 
Freinetskolan i Valby i cirka 30 år. Under denna tid har han utvecklat sin undervisning till 
vad den är idag. Utöver att vara lärare jobbar han även som arrangör, kompositör och 
musiker i flera olika genrer och orkestrar. 
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Freinetskolan i Valby och musiksalen 
På skolan går det cirka 170 elever. Här finns fem "familjegrupper". En familjegrupp består 
av elever från årskurs 1–9. Familjegruppen arbetar och äter tillsammans under dagen, vilket 
medför åldersintegrerad undervisning. Vissa aktiviteter sker även utanför denna grupp. 
Varje år försvinner runt fyra gamla elever och lika många nya ettor kommer in i gruppen. 
Jag upplever skolan som en väldigt trygg och välkommnande plats för både lärare elever 
och gäster. Musik anses vara ett viktigt ämne på skolan. Musikundervisningen kostar 
mycket pengar jämfört med andra ämnen. Eleverna har även det närliggande ämnet rytmik 
som ett separat ämne med annan lärare. 
Musiksalen är ganska liten. Här finns ett trumset, flera keyboards, två basgitarrer med 
förstärkare, ett antal gitarrer med förstärkare, flera mikrofoner, congas, tamburiner och 
andra percussioninstrument, samt en PA-anläggning för syntar och sång. 
Eleverna har musiklektion cirka 40 minuter i veckan från och med årskurs två. Eller i snitt 
7 minuter per elev och vecka. Om gruppen innehåller sex elever har de rätt till 7×6 = 42 
minuter undervisning i veckan. De yngsta eleverna har lite mindre än 7 minuter och de 
äldsta har lite mer. Grupperna brukar variera mellan 6-14 elever. Musik förekommer även 
utanför musiksalen. I hemklassrummen sjunger eleverna ibland tillsammans med 
klassläraren. 
Mer information finns på skolans hemsida (www.freinetskolen.dk). 
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Syfte 
Syftet med detta arbete är att undersöka hur man jobbar med musik på en dansk friskola, 
Freinetskolan i Valby. Musik förekommer även utanför musiksalen i form av sång. Min 
undersökning är avgränsad till det som sker under de obligatoriska musiklektioner som ges 
av musikläraren i musiksalen. Min forskningsfråga blir: 
Hur arbetar man med musik på musiklektionerna på Freinetskolan i Valby och vilka 
lärdomar för musikundervisning i svensk grundskola kan hämtas härifrån? 
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Teori 
I detta kapitel presenteras en del tidigare forskning som är relevant för mitt arbete. 
Dessutom presenteras "klassensemblespelets" plats i lärarutbildningen vid Musikhögskolan 
i Malmö. 
Olika sätt att lära 
På 60-talet introducerade den amerikanska läraren och forskaren Rita Dunn begreppet 
"inlärningsstil". I ett nyhetsbrev skriver läraren och fil. doktorn i pedagogik Lena Boström 
(2002) följande om inlärningsstilar. Alla människor har olika inlärningsstilar, sätt att ta till 
sig ny kunskap. Man inhämtar information med hjälp av alla sinnen och dessa sinnen är 
olika dominanta hos skilda individer. Även omgivning, social situation och en rad andra 
aspekter påverkar inlärningsprocessen. Lärprocess och lärstil är de termer vi använder idag, 
istället för inlärningsstil, eftersom vi utgår från att det är eleven som skapar sig sin egen 
kunskap. Inte läraren som lär ut till eleven. Därmed accepteras att alla elever har en unik 
lärstil och att deras kunskap kommer att se lite olika ut. 
Våra hjärnors fönster mot den yttre världen och dess 
kunskap är ... olika och inte lika användbara för alla. 
Synen kan vara den bästa inlärningskanalen för vissa 
hjärnor men kanske inte alls bra för andra som uppfattar 
omvärlden och lär sig bäst genom hörseln. Andra vill 
experimentera och ytterligare andra föredrar att uppleva. 
(Boström 2002) 
Dunn framhöll fyra olika "sinnen" av betydelse, det visuella, det auditiva, det taktila och 
det kinestetiska. Att se, att lyssna och tala, att göra samt att uppleva och känna. Alla 
människor lär genom alla dessa fyra "sinnen", vissa har dock lättast att ta till sig via 
visuellt- medan andra via taktilt arbete och så vidare. I den äldre traditionella skolan och 
även nu har lärare svårt att introducera kunskap via de taktila och kinestetiska sinnena. 
Boström menar vidare att det auditivt verbala sinnet, alltså talet, sällan är dominant bland 
små barn. De tar lättare till sig kunskap på annat sätt än via diskussioner, föreläsningar, 
debatter och resonemang. Inte heller hos vuxna (cirka 22 procent anses vara starkt auditivt 
lagda) är den verbalt resonerande inlärningsmetoden att föredra. 
Eftersom alla elever lär olika bör man som lärare presentera sitt material via alla Dunns 
fyra sinnen så att varje elev oavsett lärstil får stor möjlighet att hänga med. I musik riktar 
sig en lärares förebildande både till det visuella- det auditiva- och, i viss mån, det 
kinestetiska sinnet. Att se och höra läraren spela skapar en emotionell reaktion hos eleven. 
Vidare får eleverna använda det taktila sinnet då de spelar själva. Om musiken ska låta bra 
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i en ensemble måste de medverkande lyssna på varandra samtidigt som de spelar själva 
samt "känna in" varandra för att förmedla samma känsla, alltså använda det auditiva-, det 
kinestetiska- och det taktila sinnet. Men för de allra flesta är även det visuella till hjälp vid 
musicerande, speciellt då nya moment övas in. Man kan kolla på kompisen som lärt sig och 
göra likadant. 
Freinetpedagogiken 
Célestin Freinet började sin karriär som lärare efter första världskriget. Utan lärarutbildning 
såg han på skolning med nya ögon och utarbetade en pedagogik som skilde sig från den 
gängse. Efter en lungskada under kriget orkade han inte jobba på det traditionella sättet 
som lärare. Lösningen blev att eleverna själva skulle kunna skapa sin egen verklighet med 
handledning av en lärare, i form av saker skapade med handen, till exempel texter tryckta 
med blytyper i ett tryckeri. Han var "en företrädare för tanken att barn och unga ska ha 
möjlighet att ge uttryck för det som de innerst inne själva känner och vill" (Egidius, 2002). 
Alltså barnet ska få utrycka sina egna känslor utan att styras av de vuxnas föreställningar. 
I Freinets pedagogik planerar eleverna arbetet gemensamt. Det är således redan i skolan 
den demokratiska processen startar och därmed möjligheten att förändra samhället. "Det 
praktiska går alltd före det teoretiska: man lär sig genom att göra något med händerna och 
helst i grupp" (Norén & Westin, 1996). Freinet talar om vikten att få in mer taktilt och 
kinestetiskt riktad undervisning i skolan. Det är svårt att teoretisera ett främmande område. 
Först experimenterar man sedan försöker man ta reda på vad man gjort för att kunna bygga 
teorier. Via skolans tryckeri ges eleverna möjlighet att praktiskt utöva samarbete och 
demokrati med alla de fyra sinnena. Flera elever skriver texter men de måste gemensamt 
enas om vad som ska gå i tryck, hur layouten ska se ut, och så vidare.  I trycket kan man 
föra fram åsikter till alla i skolan. I dagens Freinetskola har dator och skrivare tagit över det 
handfasta tryckeriet, vilket minskat de kinestetiska momenten.  
Lokalerna "ska vara ljusa och praktiska, man ska kunna breda ut papper, ordna sig i 
tillfälliga arbetsgrupper" (Norén & Westin, 1996). Möjligheten att kunna variera 
arbetsformerna i klassrummet är viktig. "Men de ska också ge arbetslust, och därför ska de 
prydas med blommor och vara vackra. Också utemiljön är viktig, ska stimulera fantasin". 
Det estetiska premieras för att skapa lust. Man skulle kunna säga att miljön skapar leken. 
Finns det många möjligheter i miljön uppstår många lekar. 
Sammanfattningsvis vill jag nämna hur jag tänker att Freinets pedagogik skulle se ut i en 
musiksal. Eleverna skulle skapa musik med sina händer med hjälp av olika instrument. Det 
skulle ske i grupp och de skulle försöka uppnå ett hörbart resultat, något konkret. Vidare 
skulle de få möjlighet att påverka valet av musik under lektionerna. 
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Vygotskij i praktiken 
I boken "Vygotskij i praktiken" presenteras den ryske pedagogen och psykologen 
Vygotskijs olika idéer. Förslag ges på hur idéerna ska kunna användas i dagens 
undervisning. Här talas om att lärarens huvuduppgift är att bjuda på givande och 
inspirerande uppgifter och se till att interaktion sker. Vygotskij menar att läraren oftare 
borde delta i arbetet med uppgifterna som en förebild för eleverna. Detta har att göra med 
den så kallade "proximala utvecklingszonen". Alltså den zon där barn imiterar hur en 
förebild genomför moment man är på väg att lära, likt spädbarnets joller som en 
förberedelse för tal. Barnet gör ofta saker det inte kan. Tillsammans med andra kan det 
"nästan" ändå. På så sätt tänjs gränsen till en ny kunskaps nivå. Dessa andra kan vara 
läraren, föräldern eller en kompis som på olika sätt interagerar med barnet. Den proximala 
utvecklingszonen kan definieras som skillnaden mellan vad barn kan med respektive utan 
en förbild. Förebilden har stor betydelse för om det ska bli någon förståelse. Bokens 
författad av Leif Strandberg (2006) har devisen "Vi gör det tillsammans". 
Nationella utvärderingen 2003 
I den nationella utvärderingen av den svenska grundskolan gjord 2003 av Skolverket finns 
en ämnesrapport i musik (2005). Den tar upp begreppen musicerande, musiklyssnade, 
musikkunnande och musikskapande som de fyra aktiviteter som tillsammans bygger upp 
musikundervisningen. I lärarkretsar kallas de för de "fyra M:en". Varje begrepp kan 
innefatta flera former av kunskap. De kategoriseras färdigheter, fakta, förståelse och 
förtrogenhet, de så kallade "fyra F:en". 
Lärarna fick i utvärderingen frågan hur ofta använder du följande arbetsformer i 
undervisningen? Där blev "vanlig musiklektion" det mest frekvanta svarsalternativet (76.3 
procent). Men utifrån svaren på hur en vanlig musiklektion såg ut bland de olika lärarna 
konstaterade forskarna: "Något sådant som en "vanlig" musiklektion finns egentligen inte. 
Över 97 procent av lärarna utgår från egna undervisningsmål ofta eller ibland när de 
planerar och 86 procent använder eget material." Musikundervisningen skiljer sig alltså 
väldigt mycket åt från skola till skola. 
Enkäter till både lärare och elever angående vilka aktiviteter och vilka kunskapsformer som 
praktiserades mest under musiklektionerna visade: "Frågor som har att göra med Färdighet 
i kombination med Musiklyssnande och Musicerande har till mer än 90 procent besvarats 
med alternativen Ofta eller Ibland." Sång och spel tillsammans med musiklyssning är alltså 
de mest frekventa aktiviteterna i musikundervisningen och det är de musikaliska 
färdigheterna som tränas. Elevenkäten gav en liknande bild men här var musicerande i 
kombination med förtrogenhet mest frekvent. Det visade sig också att musikskapande 
aktiviteter var mycket ovanliga. Orsaken angavs vara brist på datorer och syntar. Reinemos 
undervisning kommer visa sig väl passa in på ämnesrapportens bild av den svenska 
musikundervisningen. 
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Undervisning i klassensemble 
Under följande rubriker kommer jag att presentera mina upplevelser från lärarutbildningen 
på Musikhögskolan, vilka är relevanta för jämförelser med studiens modell. UoL är den 
kurs som ges mest utrymme i denna del, då kursen innehåller didaktisk ensemble med och 
för skolklass, vilket är den specifika undervisningsform som Reinemos undervisning 
bygger på.  
Utveckling och Lärande (UoL) 
I kursen UoL har vi sysslat med så kallad "klassensemble" riktad till, i första hand, 
högstadieelever. En lärare presenterade "Hit The Road Jack" som en passande låt för 
klassensemble. Det motiverades med att klaviatur endast spelar ett ackord låten igenom 
medan basen sköter variationen. Denna fyrtaktslåt består av en tvåtakters vamp som 
repeteras låten igenom. Alla klaviatur spelar tretonsackord på "tvåan" och "fyran" i takten. 
Basen spelar en fallande basgång på "ettan" och "trean" i takten. Trummorna spelar endast 
fjärdedelar. Låten är ganska lång med mycket text. Låten är bra därför att nybörjare lätt kan 
spela den, instrumenten spelar en kort sekvens som sedan repeteras låten igenom. Eleverna 
ges med denna låt möjlighet till eget musicerande. 
Flera låtar har presenterats av lärare. Alla har haft den gemensamma egenskapen att de är 
så enkla att majoriteten av eleverna kan lära sig spela låten under en lektion, utan lärarens 
medmusicerande. Skillnaden i svårighetsgrad mellan den enklaste respektive svåraste låten 
har varit liten. Ingen taktik för hur man bygger upp en repertoar där den enklaste låten leder 
vidare till en svårare, så kallad progression, har presenterats. 
Under utbildningen har vi provat flera arrangemang gjorda av oss studenter själva, utifrån 
den bild vi har av hur klassensemble bedrivs. Det brukar gå till så att man väljer en aktuell 
pop/rocklåt, förenklar ackorden och väljer en passande tonart. Det är viktigt att behålla så 
mycket av originalet att eleverna känner igen låten. Efter att läraren presenterat låten på 
något vis brukar eleverna få ta varsin akustisk gitarr och spela tillsammans. Eleverna spelar 
så kallade visackord, där så många lösa strängar som möjligt används. Dessa brukar noteras 
på tavlan. Rytmen varierar mycket mellan vilken student/lärare som visar. Ibland tillämpas 
så kallad "Stafettgitarr", där eleverna delas upp i grupper som får ansvar för något/några 
ackord var. Eleven får då tid att byta ackord medan klasskamrater i en annan grupp spelar 
sitt ackord. När gitarrspelet övats en stund är det vanligt att repetera basgången på gitarren. 
Vidare brukar man sprida ut sig på trummor, keyboard, elgitarr, bas och sång. Vid brist på 
instrument fortsätter vissa elever att spela akustisk gitarr. Ackordbeteckningarna i rätt 
ordning brukar vara noterade på tavlan. En elev eller läraren dirigerar gruppen genom att 
slå pulsen på ackordsbeteckningarna mellan de olika taktstrecken. På så sätt brukar 
eleverna spela i samma takt.  
Fördelarna med att undervisa enligt ovan är att eleverna får spela instrument tillsammans i 
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ensemble istället för att endast sjunga, vilket annars är vanligt. Vidare lär sig eleverna att ta 
några gitarr- och pianoackord samt att spela de enklaste trumkompen. Det som jag ser som 
det största problemet med denna klassensemble är att det sällan låter särskilt intressant att 
lyssna på för varken läraren eller eleven, därmed kan denna spelform hämma utövarens 
glädje inför musik, vilket starkt motsäger grundskolans kursplan för musik, kp2000, som 
lyder: "Utbildningen i musikämnet syftar till att ge varje elev lust och möjlighet att 
utveckla sin musikalitet och få uppleva att kunskaper i musik bottnar i, frigör och förstärker 
den egna identiteten både socialt, kognitivt och emotionellt." (Skolverket, 2000). Vidare är 
det, genom det myckna gitarrspelet, de motoriska färdigheterna som övas snarare än de 
musikaliska. Det står ingenstans i kp2000 att elever ska kunna något specifikt instrument 
eller att motoriska färdigheter ska betygsättas. 
Vi har aldrig testat eller pratat om något mer sofistikerat arrangemang att använda i 
klassensemblespel. Vi har inte heller talat om hur man arrangerar på ett sätt som ger stort 
musikaliskt utbyte med väldigt små motoriska insatser. Dessa två aspekter skulle kunna 
främja elevers lust till musik. Vidare har vi inte tagit upp hur man med hjälp av arrangering 
och ljudinställningar på instrumenten kan bidra till en "sund" ljudbild i klassrummet. Det 
står i kp2000 att "eleven skall vara medveten om olika ljud- och musikmiljöers påverkan på 
människan och vikten av hörselvård." 
Rockensemble 
I utbildningen ingår medverkan i olika ensembler, bland annat jazz- och rockensemble, där 
det givits utrymme för mer sofistikerat spel. Dynamik, samspel och sound är några 
områden som behandlats. Ensemblerna har varit små innehållande 5-8 studenter med stor 
erfarenhet av musik. Denna ensembleform skiljer sig på så sätt markant från en stor 
ensemble med vanliga skolelever. 
Satslära 
Ämnet satslära  ger vägledd arrangering och komponering för olika instrument och 
ensembler. Här finns utrymme att fördjupa sig i de olika aspekterna av att arrangera. Alla 
arrangemangen har dock riktat sig till musiker eller andra studenter på Musikhögskolan. 
Sammanfattning 
Utbildningen ger de olika kunskaper som skulle kunna hjälpa oss vid "klassensemble-
arrangering". Det är dock upp till oss att omsätta dessa olika kunskaper till kunskapen  att 
skriva klassensemblearrangemang. Det är helt i linje med vad som det står i kursplanen för 
Ga-utbildningen: 
Efter genomgången kurs skall den studerande ha kännedom om 
hur kunskapen kan omsättas och användas i den kommande 
yrkesrollen (Musikhögskolan 2004) 
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Ett tidigare examensarbe  
Musiklärarstudenten Erika Karolin skrev 2007 examensarbetet Ensemble på högstadiet - en 
kvalitativ studie av verksamma musiklärares erfarenheter.  Arbetet bygger på intervjuer 
med fyra musiklärare rörande ensemblespel på högstadiet. Hon kunde konstatera att alla 
fyra lärarna hade en mycket positiv inställning till ensemblespel i undervisningen. En stor 
vinst var att eleverna fick träna samarbete och att de fick en förståelse för arbetet bakom 
det färdiga resultatet musik. Vidare fick eleverna förståelse för att det finns olika roller i 
gruppmusicerande som ofta fördelas mellan de olika instrumenten. Det kom även fram 
ståndpunkter om att eleverna lär sig hantera ett instrument snabbare om de får möjlighet att 
andvända det i grupp. 
Lärarna tyckte det var viktigt med anpassade lokaler. Många hade flera ensemblerum så en 
halvklass kunde delas till "vettiga" gruppstorlekar. De menade alla att det inte gick att 
bedriva måluppfylld musikundervisning på högstadiet med större grupper än halvklass (15-
16 elever). 
Alla lärarna upplevde stora kunskapsskillnader mellan eleverna. En orsak var vilken lärare 
de hade haft tidigare, om de ens haft någon musiklärare i låg- och mellanstadiet. De måste 
då ge vissa elever "grunderna" i årskurs sju, vilket medförde svårigheter att hinna med 
målen för högstadiet. Synen på hur de skulle hantera kunskapsskillnaderna var hos en 
lärare att sänka ambitionsnivån, vilket kunde leda till att de duktiga eleverna inge fick 
någon utmaning. Ibland skickades duktiga elever till ett separat ensemblerum där de kunde 
spela sina egna låtar. 
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Material och metod 
Min uppgift är att försöka dokumentera en musikundervisning i skolan, byggd på 
ensemblespel. Det är EN lärares metoder som intresserar mig. Vilka metoder och tankar 
ligger bakom undervisningens utformning? Jag har valt att använda kvalitativa 
datainsamlingsmetoder i form av intervju, videodokumentering samt observation. 
Kvalitativt arbete syftar till att förstå och analysera helheter och avses ge en djupare 
kunskap i ämnet (Patel & Davidsson, 2006). Jag har inte varit ute efter att försöka mäta 
något specifikt varför kvantitativa mätningar uteslutits. Målet med studien är att hitta 
mönster, teman och kategorier.  
Studien har genomförts under två hela lektionsdagar 5-6 november 2008 samt vid ett besök 
25 september 2008, då eleverna hade uppspel. Den 25:e fick jag även en övergripande 
genomgång av verksamheten. Intervjun med läraren ägde rum den 6 november efter att 
eleverna hade slutat för dagen. Syftet var att få svar på frågor som dykt upp men inte hunnit 
besvarats mellan lektionspassen. I och med att jag redan utfört en pilotstudie, i form av två 
dagars datainsamling i verksamheten, kunde jag ställa mer precisa frågor (Patel & 
Davidson, 2006). Intervjun innehöll en låg grad av strukturering, det vill säga att frågorna 
var väldigt öppna och tillät fördjupning. Intervjun är en av källorna jag hänvisar till. 
En annan källa är mina lektionsanteckningar som skrivits under och efter de lektioner jag 
observerat. Anteckningarna beskriver saker jag sett samt slutsatser från samtal med läraren. 
Videodokumentationen är den viktigaste av mina källor. Det är ett måste att se 
videoklippen för att fullt ut kunna ta till sig av rapportens textmaterial. I och med att musik 
låter vore det svårt att på ett tillfredställande sätt försöka beskriva den med endast ord. 
Videodokumentationen ger ljud och dessutom bild. Inget av klippen är en konstruktion, det 
vill säga att eleverna spelar sekvenser som "passar in" i min dokumentation. Jag har filmat 
under pågående lektioner utan att "be om en andra tagning". Vissa klipp har jag sedan 
kortat ned i ett datorprogram (Xilisoft Videoconverter Ultimate) men många är i 
utsprunglig längd. Vidare har jag valt bort de klipp jag ansett varit dåligt filmade samt de 
som inte tillfört rapporten något nytt, i jämförelse med andra intressantare klipp. Slutligen 
fanns ett material med valda videoklipp som sammantaget gav en så bred bild som möjligt 
av objektet, utifrån de två dagars videodokumentering jag hade att tillgå. Videoklippen 
sparades i det format (XviD) som lämpade sig bäst för god ljudåtergivning vid publicering i 
Youtube, den videodelningstjänst via internet där jag valt lägga videoklippen. I rapporten 
är de olika parenteserna, "(clip x)", länkade till varsin webbsida som spelar upp respektive 
klipp. För läsare som endast har en papperskopia att tillgå, finns alla webbadresser under 
rubriken  "Bilagor".   
Min sista källa är en informationsskrift från 90-talet riktad till i första hand föräldrar, där 
Reinemo tar upp de olika aspekterna av sin musikundervisning. 
17 
 
Mina källor blir således intervju, observationsanteckningar, videoklipp samt en 
informationsskrift. För alla källor gäller att jag citerar på svenska. En översättning från 
danska har då skett som oavsiktligt kan ha förändrat nyansen i uttrycket. I resultaten 
blandas de olika källorna för att göra presentationen så tillgänglig som möjligt. 
Observation 
Patel & Davidsson (2006) skriver att observationer är användbara vid inhämtning av 
information rörande beteende och skeende i naturliga situationer. Med ordet "beteende" 
menas fysiska handlingar, verbala yttranden, relationer mellan individer, känslouttryck och 
liknande. Observationsmetoden kräver sällan att objektet är villig att lämna information. I 
vissa fall kanske objektet inte har tid eller lust att lämna den via intervju, 
dagboksanteckningar eller dylikt. Om vi lyckas observera det som verkligen var vårt objekt 
får studien god validitet. Om vi genomför observationen på ett tillförlitligt vis får studien 
god reliabilitet. 
Trovärdighet och etiska överväganden 
För att säkra trovärdigheten i resultaten har Reinemo läst och godkänt denna beskrivning 
av hans undervisning. Därmed har studien "pragmatisk validitet" som Kvale (1997) 
beskriver det. Reinemo har genom sitt godkännande både stärkt validiteten och 
reliabiliteten i rapporten. Samtidigt har jag velat tillämpa en forskningsetisk ansats, som 
skyddar informanten från att bli "ofrivilligt uthängd" och erbjuder anonymitet. Han 
godkände dock att hans och skolans egentliga namn skulle vara med i dokumentet samt att 
de valda videoklippen lades ut på internet. 
Jag gillar personligen denna undervisningsmetod. Det kan ha påverkat min objektivitet. Jag 
har dock försökt vara så saklig och allsidig som möjligt i mina beskrivningar och 
tolkningar. Läsaren kan med hjälp av videomaterialet skapa sig en egen bild och därmed 
värdera textens trovärdighet. 
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Resultat 
Sammanställningen av resultatdelen bygger på observationer och videoinspelningar av 
lektioner, samtal och intervju med läraren, samt en informationsskrift (se metod). Jag 
kommer här att behandla dessa källor under olika rubriker. Det är inte alltid möjligt att 
avgöra vilken av de specifika källorna som ligger till grund för slutsatserna då de vävs in i 
varandra men där det går har jag angivit källan. 
Grundidé 
Reinemos inställning till musik är att "musik är för musikens skull" som han uttrycker det. 
Alltså, det är svårt att tänka fram musik genom att titta på en solnedgång. Musik skapas och 
utvecklas snarare av musicerande. Då vi kan höra vad som låter bra eller mindre bra och 
kan föra musik(traditionen) vidare. 
Det läraren säger sig prioritera är att barnen ska kunna samspela, att de ska veta vad det 
innebär att spela på ett visst instrument på en viss låt, att de får en rytmisk förståelse samt 
en glädje till musik. "Eleverna ska tycka det är kul att spela, annars får det vara." 
För att musicera med barn gäller det i stor grad att hitta musikstycken som inspirerar utan 
att vara onödigt svåra. Rytmen är viktig. Alla instrumentens insatser har en tydlig rytm. 
I detta klipp (clip 2) spelar de yngsta eleverna, 8 år, låten "Another Day In Paradise". 
Eleverna har en tydlig rytm i ackordsspelet istället för att lägga ackorden på helnoter, vilket 
skulle vara att spela närmare originalet. På så sätt blir det lättare att spela tillsammans utan 
att någon glider iväg på ett eget spår. 
Lektionens upplägg 
Eleverna spelar alltid samma instrument på en låt. När de byter låt, byter de också 
instrument. Innan de går in i klassrummet bestäms vilken låt som ska spelas först. Därefter 
kan alla gå till sitt instrument. När alla är på plats och de elever som ville ha instruktion har 
fått det, räknar läraren in och alla börjar spela. Läraren spelar i princip alltid med på synt. 
Låten spelas ett tag beroende på situationen. När den tagit slut eller blivit avslagen ger 
läraren instruktion individuellt eller till gruppen. Sedan spelar man igen tillsammans. Det 
varierar hur många olika låtar som spelas under en lektion. Ibland kräver en låt hela 
lektionen. Andra gånger kan eleverna låten någorlunda sedan tidigare lektioner, varför en 
annan låt införs. 
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Ett lektionsexempel 
Här kommer ett exempel på en 40 minuters lektion med en mellanstadieklass. Vi får se 
sekvenser från lektionen i kronologisk ordning.  I samtliga klipp förebildar läraren på 
keyboard. 
Först går läraren runt och visar varje elev var de ska placera fingrarna på respektive 
instrument (clip 3). Eleverna får själva hitta en fingersättning som passar. Därefter visar 
han första delen av en rundgång som han kallar "Ett". Ettan repeteras gemensamt med hela 
ensemblen en stund. Vidare läggs delarna "Två" och "Hel" till. Tillsammans bildar de tre 
delarna en hel rundgång. Rundgången repeteras en stund. Vissa elever spelar mer-, andra 
mindre riktigt. Efter viss repetition avbryts ensemblen och läraren visar på nytt de tre 
delarna för eleverna (clip 4). 
I nästa klipp har eleverna repeterat en stund och börjar mer och mer förstå hur de ska spela 
(clip 5). Lägg märke till hur läraren ropar ut ett, två och hel, för att hjälpa eleverna med 
vilken del som följer närmast i rundgången. 
Ett antal rundgångar bildar A-delen. När den har satt sig går läraren vidare och visar B-
delen (clip 6). Lägg märke till den annorlunda karaktären på B-delen jämfört med A-delen. 
Rytmen i A-delen innehåller mycket pauser och synkoper men i B-delen är den jämn och 
innehåller mindre synkoper. A-delen börjar på tonikan medan B-delen börjar på 
tonikaparallellen. Jag tar upp den aspekten senare i rapporten under rubriken "låtarna". 
B-delen repeteras nu separat (clip 7). Klippet visar den första genomspelningen. Det sitter 
inte riktigt ihop. Vissa elever "springer iväg i tempo", de spelar alltså med en högre puls än 
resten av gruppen. Det kan bero på att den jämna rytmen utan pauser gör det svårt för 
eleverna att hitta referenspunkter. Vissa spelar inte heller rena oktaver på keyboard som det 
är tänkt, utan ligger någon tangent fel. Detta fixar sig efter hand genom att läraren eller 
kompisen visar, eller att de själva hör att det låter konstigt och rättar till fingrarna. 
Efter lite repetition har eleverna gjort framsteg. I nästa klipp (clip 8) som är från slutet av 
lektionen spelas båda delarna ihop. Eleverna spelar inte perfekt men de hör de olika delarna 
och har fått en uppfattning om låten. När läraren spelar med "låter det musik", även om inte 
eleverna spelar helt rätt. 
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Första året 
Figur 1 
 
Alla måste lära sig rytmen ovan (figur 1) på trummor innan de lär sig någon annan rytm. 
Jag behandlar detta senare i rapporten under rubriken "Trumset". Även keyboard spelar 
denna rytm. Rytmen är genomgående och fungerar i de allra flesta stycken de kommer att 
spela på skolan. 
Första året spelas mycket korta sekvenser eller låtar. Denna låt får alla elever börja med i 
årskurs två (clip 9). Det är en form av blues, 40 sekunder lång, som slutar med ett break. 
Barnen spelar ackordens grundton i oktaver medan läraren spelar ett kompriff. Lärarens riff 
hjälper eleverna att höra periodens längd och ger energi till musiken. Eleverna på keyboard 
spelar samma rytm som trumset (figur 1). 
Det är viktigt att eleverna redan från början får försöka hålla en stadig puls genom hela 
låten. Trummisen får starta i ett eget tempo. När eleven klarar att hålla ett tempo genom 
hela låten kan man prova ett annat tempo. Alla elever ska kunna spela figur 1 i tempo 
genom en hel låt. Nästa klipp (clip 10) visar en annan låt där de minsta spelar. Eleverna 
sjunger i mikrofon till denna rundgångsbaserade låt med samma trumkomp som Bluesen. 
Även denna låt är kort och slutar med ett break. Man kan höra läraren ropa "ett", "två", 
"tre" när bastonen ändras, likt clip 5 från "ett lektionsexempel". 
Låtarna 
"De’ ska vara musikaliska låtar" säger läraren apropå vad som ska avgöra låtvalet. Alltså 
inte av den typen att text eller konstnärliga ambitioner gör låten. Up-tempolåtar passar bra, 
speciellt i början. Inga ballader eller andra låtar som kräver stor fokusering för att fungera. 
Låtarna ska vara roliga att spela. Mycket arbete läggs ner på arrangering. Varje instrument 
ska ha en tydlig roll och eleven ska kunna höra sig själv när han/hon spelar. Tillsammans 
skapar instrumentens stämmor en helhet som låter bra. 
Här följer en analys av en låt (clip 11) som de äldsta barnen spelar. 
Låten börjar med ett "intro" där keyboard spelar omväxlade melodi och riff, baserade på 
ackord. I versen kommer basstämman in som spelas av både bas och keyboard. 

  
Trumset

H
VIRVEL
H PUKA
H



V H H
  
V H
 
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Basstämman har huvudrollen i kompet och förstärks av ackordstämmor på keyboard. När 
bryggan kommer spelar bas och keyboard samma rytm. Rytmen skiljer sig från versens 
rytm. 
Då sången får paus under refrängen spelar keyboard en sorts "response" till sången i form 
av ett syntriff. Riffet stöttas av att basgitarren spelar en kompfigur (hängpukans rytm i  
figur 1). 
I låtens stick spelas de tidigare presenterade riffen ihop med varandra. Sticket avslutas med 
ett så kallat "tutti-parti", där alla spelar inprickningar ackompanjerade av trumkomp. 
Denna låt innehåller alltså flera partier med olika spelsätt och roller. Man kan se att 
eleverna är aktiva i alla partier. Keyboard spelar en betydande roll även under partier med 
sång. Låten står inte och faller med sången. Alla stämmor är viktiga. 
Låtarna har många syntstämmor men eleverna på keyboard är ofta fler än stämmorna. 
Ibland innebär det att två elever spelar samma stämma. Det kan vara inspirerande att kunna 
spela en stämma själv, menar läraren. För att göra detta möjligt använder han en speciell 
metod. Som beskrivning av metoden föreställer vi oss tre elever, Anna, Nils och Katrin. De 
tre eleverna spelar alla synt på en låt. Låten har två syntstämmor. På A-delen spelar Anna 
stämma ett medan Nils och Katrin spelar stämma två.  När B-delen kommer spelar Anna 
och Nils stämma ett och Katrin blir ensam på stämma två. Därmed har både Anna och 
Katrin spelat ensamma på en stämma under en och samma låt. Metoden kan utvecklas på 
ett sådant vis att eleven alltid ges möjlighet att vara ensam på en stämma någonstans i en 
låt. 
Vidare finns det oftast en skillnad i svårighetsgrad mellan stämmorna. Varje stämma kan 
dessutom förenklas, genom att vissa toner utesluts ur ett ackord. På så vis kan elever med 
olika kunskap spela tillsammans och ändå utmanas. Läs mer om saken under den 
kommande rubriken "Kunskapsskillnader". 
I nästa klipp (clip 12) ser vi hur de två närmsta eleverna spelar två olika syntstämmor som 
svarar på varandra, en form av "call and response". 
Det är viktigt att det finns en tydlig skillnad mellan en B-del och en A-del i en låt, säger 
läraren. Skillnaden gör musiken mer variationsrik samt hjälper ovana elever att orientera 
sig i låtarna. Denna skillnad kan man förtydliga genom hur man arrangerar. Klippet som 
följer (clip 13) visar hur A-del och B-del kan skilja sig åt (se även clip 6 under "Ett 
lektionsexempel"). I A-delen spelas en rytm byggd på "claven". Läraren spelar melodi/solo. 
B-delen har ett annat startackord än A-delen. Keyboard spelar en rytm med längre toner 
och trumset växlar från hi-hat till ride. 
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Break förekommer frekvent i låtarrangemangen som används på lektionerna. Här spelar de 
minsta barnen låten Oye Como Va (clip 14). Låten består av en vamp som löper tills ett 
break kommer. Break ger en tystnad, där läraren lätt kan nå fram och säga eleverna något. 
Det är samtidigt ett parti som är lätt för den ovane att uppfatta, om en elev tappat bort var i 
låten de befinner sig får han/hon klarhet då breaket kommer. 
Musiken som spelas på lektionerna är en speciell musik anpassad till att fungera i 
sammanhanget. "Det kan vara Latin, musik skapad av mig, Chaka Khan, eller Phil Collins, 
det viktiga är att musiken fungerar med eleverna" säger Reinemo. Musik med många olika 
ackord är sällan lämplig, eftersom det blir mycket jobb för lite resultat. Musik utan någon 
speciell rytm kan ibland arrangeras om och ges mer rytmiska stämmor. Vidare säger han: 
"En bra låt med "dålig" text går det att skriva ny text till men en dålig låt med jättebra text 
är oanvändbar". Han har efter alla år som lärare en stor "klasslåtsrepertoar" men försöker 
ständigt utveckla den enligt de nämnda riktlinjerna. Det händer att låtförslag kommer från 
elever. Låtarna testas i ensemblen för att se om de passar. I vissa fall lämpar de sig och kan 
användas vidare. Många gånger tycker dock eleverna, efter provspelning, att de egna 
förslagen är trista och de utesluts ut repertoaren.  
Här är en Beatles-låt i en version anpassad till klassensemble (clip 15). Det händer mycket i 
de olika stämmorna. Låten är full av utmaningar, genom klatschiga "fill" som hela 
ensemblen spelar med i. 
För ytterligare ett exempel på en låt där de äldsta spelar, lyssna på clip 20 under rubriken 
"De olika instrumenten\Percussion". 
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De olika instrumenten 
Det förekommer, som ni läst och sett på videoklipp tidigare i rapporten, att flera elever 
spelar på likadana instrument. Det gäller för både bas, keyboard, gitarr, percussion och 
sång. Detta är en direkt följd av att det finns fler elever än olika instrument att tillgå. Det 
finns bara ett trumset varför endast en elev kan spela trumset åt gången. 
Trumset 
När eleverna är nya visar läraren först denna rytm (figur 1). 
Figur 1 
  
Den spelas på höger puka och virveltrumman (se handsättning). Här ska anslaget vara 
ordentligt. Eleverna ska spela så starkt de kan. Det ger både musikaliska och motoriska 
fördelar, menar läraren. När motoriken tillåter läggs bastrumman till och spelar 
högerhandens rytm. Vänster fot kan trycka ihop hi-hat med vänster hands rytm (ej utskrivet 
men gäller för samtliga kommande figurer). Sedan kan högerhanden övergå till att spela 
samma rytm på ride-cymbalen istället för pukan (figur 2). 
Figur 2 
 
Vidare läggs flera åttondelar till högerhanden enligt figur 3. 
Figur 3 
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Detta klipp visar en del av den förklarade progressionen (clip 16). Här instruerar läraren 
trumset för några nyfikna elever mellan två lektioner. 
Slutligen läggs ytterligare ett ride-slag till så att högerhanden spelar jämna åttondelar. 
Därefter kan händerna korsas så att högerhanden spelar på hi-hat istället (figur 4). 
Korsandet av händerna medför en motorisk utmaning varför det är olämpligt för direkta 
nybörjare att spela med högerhanden på hi-hat, menar läraren. 
Figur 4 
 
Utifrån detta komp kan man härleda en massa trumkomp förekommande i pop- och 
rockmusik. Plocka exempelvis bort några slag från bastrumman så erhålls rytmen nedan 
(figur 5). 
Figur 5 
 
Motoriskt för en åttaåring är det en mycket stor skillnad på att spela figur 1 och figur 4 men 
den musikaliska skillnaden är liten. Denna visade progression gör att eleven kan komma 
igång med ensemblespel "utan att motoriken sätter hinder" (informationsskrift). 
Progressionen tar olika lång tid för olika elever men figur 1 ska fungera innan nästa figur 
spelas. 
Bas 
"När man spelar bas ska den ha ... en markant rytmisk figur" säger Reinemo. Basen ska 
spela en rytmisk fras med tydlig start- och slut. Man skulle kunna kalla det ett riff (Hör 
exempelvis clip 11). Det hjälper ensemblen att höra var i perioden de befinner sig. Således 
spelar inte basen en massa långa toner. Man ska även undvika att spela på lösa strängar. 
Det minskar utövarens kontroll över strängen. Går man från en lös sträng till en annan är 
det också lätt att den lösa strängen fortsätter klinga. Det medför ett bullrigt ljud där 
bastonen går förlorad. 
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I nästa sekvens ser vi hur basen instrueras på en låt som övriga elever utom basisten spelat 
förut (clip 17). Läraren och eleven spelar tillsammans på varsin bas samtidigt som resten av 
ensemblen spelar med. Eleven tittar, lyssnar och härmar. Precis som med alla andra 
instrument förebildar läraren och eleven tar efter. 
Elgitarr 
Elgitarr används inte i början utan först då eleverna lärt sig spela de andra instrumenten 
och/eller i de fall då elever specifikt efterfrågar det. Reinemo säger att det är svårare, rent 
motoriskt, att komma igång på gitarr än keyboard. Gitarren spelar inga fulla ackord eller 
ackord med lösa strängar. Fulla ackord kan lätt stjäla hela ljudutrymmet. Gitarren har en 
viss distorsion och spelar ofta kvint- eller kvartackord på de ljusare strängarna, alltså 
ackord utan ters. Terser grumlar klangen på en distad gitarr och gör att den skär sig mot 
alla keyboards, menar han. 
I nästa klipp (clip 18) från samma lektion som behandlades i "Ett lektionsexempel", visar 
läraren eleven hur man kan spela kvarter på två strängar. Man kan höra att gitarren har en 
viss distorsion. Här låter läraren eleven behålla instrumentet på och blir därmed tvungen att 
spela gitarren bakvänt. Det sparar tid samtidigt som eleven ser greppbrädan från samma 
håll som när han själv spelar. 
I vissa låtar har gitarren en stark percussiv roll. I följande klipp (clip 19) visar läraren 
eleven. Fokus ligger på att i första hand betona de ljusa strängarna samt att dämpa dem 
mellan rytmslagen. 
Keyboard 
Keyboard "har den fördelen att de klingar rent" säger läraren i informationsskriften. De är 
också lätta att få ton i. Flera keyboards används samtidigt vilket framgår av klippen. 
Tonerna i ett ackord fördelas över flera instrument. Eleverna spelar olika stämmor. På 
keyboard spelas kompfigurer eller melodi. Ibland är en syntstämma unison med elbasen. 
Percussion 
Percussion och framförallt tamburin används då det finns elever nog och det passar in i 
musiken. Lyssna till detta klipp (clip 20). Här spelar tre tamburiner följande rytm (figur 7): 
Figur 7 
    
Markeringarna görs genom att tamburinen slås mot den lediga handen. Trumsetet har ej 
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denna markering varför tamburinen får en egen roll. I clip 1, under rubriken "Inledning", 
spelar många elever tamburin. Där förekommer ett stick med endast tamburiner, trumset 
och sång. Under sticket är tamburinerna de dominerande instrumenten.  
Sång 
Sången lägges på då allt instrumentalt spel är repeterat. De sjungande eleverna får först 
repetera låten bakom ett instrument. På följande klipp (clip 21) sjunger några äldre elever, 
som kallats upp i slutet av lektionen från en annan grupp. Vid andra tillfällen sjunger några 
av eleverna som under lektionen repeterat bakom ett instrument. Ensemblen har repeterat 
hela lektionen utan sång. Här provar de med sång. 
Ingen elev tvingas till att sjunga, vill man endast spela ett instrument är det okej. Reinemo 
har konstaterat att det är färre pojkar än flickor som vill sjunga. Han tycker det är synd men 
har inte försökt att påverka utfallet.  
På frågan om hur läraren arbetar med musikaliskt uttryck i sång fick jag följande svar: "I 
första hand beskriver jag i musikaliska termer, exempelvis inga långa toner ... Med äldre 
elever händer det att jag pratar om textinnehåll. " (intervju). På lektionerna arbetas i första 
hand med musik, inte teater eller poesi. 
Jag konstaterar utifrån min observation att sången på de yngsta barnens låtar innehåller ett 
litet tonmaterial, liten textmängd och är utan intervall större än en kvart (se clip 10 & 14). 
De äldsta barnens låtar har inga speciella begränsningar. Progressionen där emellan ligger 
utanför min observation men kan antas följa liknande mönster som resterande 
undervisning.  
Till sång hör även mickteknik, vilket eleverna får lära sig från början (se clip 14, Oye 
Como Va). Här följer ett klipp där läraren visar hur man ska hålla micken (clip 22). Lägger 
man tummen vid sidan av mikrofonkulan och för mikrofonen så nära munnen som möjligt 
blir avståndet lagom. Man ska även se till att hålla den med rak vinkel ut från munnen. 
Ljudbilden 
Det är viktigt att varje instrument har en för låten passande "klang", man brukar använda 
ordet sound. En förstärkares inställningar kan ändras och ljudinställningen på en keyboard 
försvinner då den stängs av. Läraren måste vara beredd att ställa in rätt sound vid varje 
lektionstillfälle. Då eleverna blir äldre får de lära sig att själva ställa in rätt ljud. 
Ljudbilden domineras av trummor och keyboard. De olika keyboards som används får 
olika sound. På så sätt förtydligas deras skilda roller. "Det är viktigt att basgitarrens 
basfrekvens hålls nere annars täpper den till hela ljudbilden", säger läraren. Gitarren kan 
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också stjäla en stor del av ljudutrymmet om den spelar på alla strängar. 
Instruktion 
Reinemo visar allt som eleverna ska spela på respektive instrument. "Det är viktigt att visa 
eleven hur han/hon ska göra istället för att försöka förklara", menar han. En lärare måste 
kunna alla instrumentens stämmor på de låtar som spelas. Det finns inte utrymme att 
försöka komma på en stämma när man står i lokalen. Först visas alla stämmor sedan sätter 
man igång, att spela, direkt innan fokus försvinner. All undervisning sker på gehör. Ingen 
form av notation används. När eleverna blir äldre och börjar förstå samanhang kan till 
exempel termer som ackord användas. Eleverna lär sig musikteori i första hand genom att 
ställa frågor till Reinemo. Vidare tycker han att det är viktigt att eleverna har en egen 
inställning till musik men diskussioner om sådant och dylikt förekommer endast utanför 
musiksalen, i musiksalen prioriteras tiden till musicerande. 
Instruktion sker alltså innan ensemblen sätter igång. När den väl är igång avbryter inte 
Reinemo direkt om någon elev spelar fel utan han/hon ges tid att hitta rätt. Många gånger 
korrigerar eleverna varandra (se exempelvis sångerskorna i clip 14).  
Pulsen ska förankras då eleverna får en rytm presenterad. Trummorna kan spela med då en 
syntstämma visas. I det kommande klippet (clip 23) visar läraren eleverna ett riff som 
eleverna övat på en stund. Alla kan inte sina stämmor. Nu spelar läraren basisten, 
trummisen samt en gitarrist som lärt sig sin stämma. Övriga elever lyssnar och försöker 
förstå hur de ska spela. Här får de lyssnande eleverna möjlighet att höra riffet både med 
puls och i sitt rätta sammanhang. Vi kan se att en av eleverna försöker lägga fingrarna rätt 
till musiken samt att hon "spelar i luften". Klippet är hämtat från lektionen som 
presenterades under rubriken "Ett lektionsexempel". 
Ibland låter allt bra utom en viss del. Då kan det partiet repeteras separat tills det sitter. 
Följande klipp (clip 24) visar ett sådant fall. Det är ett tutti-parti där alla melodiinstrument 
spelar unisont. Klippet visar sista genomspelningen. Nu har eleverna fått ordning på partiet 
men i de tidigare genomspelningarna var de inte överens om rytmen. 
Jag observerade vid ett tillfälle att eleverna inte riktigt kunde spela ett riff helt rätt efter 
lektionens slut. När jag tog upp detta med Reinemo sa han: "nästa gång när de kommer kan 
de!" Han menade att eleverna behöver tid till att mentalt bearbeta stoffet för att kunna ta till 
sig det. 
Kunskapsskillnader 
I intervjun frågade jag Reinemo hur han såg på kunskapsskillnader mellan eleverna. Han 
menade att elever är olika duktiga men så är det på alla områden. I musiksalen får varje 
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elev något att spela som passar deras nivå. Eleverna känner en trygghet i det. Ibland 
presenterar han något väldigt komplicerat och då kan en elev se pressad ut. Eleven får då 
något mindre komplicerat att spela och pustar ut. Samtidigt som en annan elev blir 
inspirerad av att försöka lära sig den komplicerade stämman. Oavsett om de spelar något 
komplicerat eller inte, har alla elever en viktig roll. Känner de det, så trivs de. Det kan även 
hända att en elev tycker stämman är för lätt. "Då kan man fylla på", säger Reinemo. Det 
gäller alltså att vara kreativ och hitta olika spelmöjligheter menar han. Som tidigare nämnts 
finns det varierande svårighetsgrad på låtarnas olika stämmor. 
Reinemo har aldrig provat att nivågruppera eleverna men när de minsta lärt sig grunderna 
blandar han gärna olika åldrar. Blandade årskullar är en direkt följd av övrig undervisning 
på skolan. De duktiga eleverna inspirerar andra elever att också lära sig.  "Kan han/hon, 
kan jag", är ett uttryck som gäller på skolan, menar Reinemo. Samtidigt lyfter en duktig 
elev ensemblen vilket han menar gör det roligare för andra elever att spela. När det är 
konsert får alla som vill vara med. 
Arbetssituationen 
Jag har upplevt att ljudnivån bitvis är väldigt hög under lektionerna. Reinemo säger att han 
valt detta själv. Trummorna får en viss ljudnivå då de spelas som han vill. Han har dock 
aldrig haft problem med hörseln under de 30 år han arbetat. Deltar man i spelet klarar man 
ljudet bättre, menar han. Det handlar också om att musiken innehåller dynamik så att 
öronen får ett varierat ljud och en varierande ljudstyrka. Han har dock mätt ljudnivån och 
den har då ej överstigit 86 decibel. Gränsvärdet för att nivån anses vara farlig är 88 decibel 
under fyra timmar eller 85 decibel under åtta timmar (Apoteket, 2001). 
Att få spela tillsammans med eleverna menar Reinemo är viktigt även ur ett 
abetssituationsperspektiv, jobbet som musiklärare skulle bli mycket tråkigare utan denna 
medverkan. 
Sammanfattning 
Denna undervisningsmodell bygger på musikaliska färdigheter och skulle kunna 
sammanfattas så här: Hitta och skapa material som passar eleverna. Lär dig materialet och 
visa eleverna. Spela den typ av musik som lämpar sig bäst i den givna 
klassrumssituationen. Se till att materialet har en progression. Prioritera de rytmiska och 
gehörsmässiga aspekterna av musik och se till att varje elev får en tydlig roll i musiken. 
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Diskussion 
Kapitlet är uppdelat i en metod- och en resultatdiskussion. I den första delen diskuteras 
studiens genomförande. Den andra delen återknyter resultaten till teori/bakgrundskapitlet 
och presenterar mina egna reflektioner kring Reinemos undervisning.  
Metoddiskussion 
Jag valde flera olika metoder för insamling av material till resultatdelen, däribland samtal 
och videodokumentation. Dokumenteringen hade enligt mig inte blivit interessant och inte 
heller särskilt trovärdig om jag inte haft åtminstone ljudfiler med i arbetet. Jag ville ge 
läsaren möjlighet att inspireras av undervisningsmetoden. Det hade varit svårt med endast 
textmaterial. Många av de påståenden jag erhållit under samtal med läraren har jag kunnat 
styrka vid studier av hans undervisning. 
Intervjun och samtalen med läraren mellan lektionerna har kompletterat mina intryck från 
lektionerna. I båda fallen har de förts i lärarens naturliga kontext, på skolan. Kontexten ger 
associationer till undervisningen, vilket kan ha hjälpt till att fånga många olika aspekter av 
den. Det är kombinationen av samtal och observation som givit mig helheten. 
Jag besökte skolan vid tre olika tillfällen. Tiden mellan besöken har jag kunnat ägna åt 
reflektion som lett till nya frågor att ställa läraren. 
Som videodokumentatör har jag haft möjlighet att filma valda delar och sålla bort sådant 
som inte innehåller användbar information. Detta innebär att mycket som försiggår på en 
lektion blir utelämnat för läsaren. Min tanke med denna rapport är dock inte att exakt visa 
hur en lektion ser ut, utan snarare att visa vilka metoder som används. Metoderna ska 
kunna användas av framtida yrkesutövare vid undervisning i praktiskt musicerande. 
För att säkert kunna påvisa elevernas progression skulle studien behövt sträcka sig över en 
längre period, kanske ett år. Den typen av studie kallas längdsnittsstudie. Jag har istället 
valt att titta på den generella nivån bland eleverna och sett en progression från de yngsta, 
via de lite äldre, upp till de äldsta, en så kallad tvärsnittsstudie (NE, 2009). Det har stärkt 
den berättelse jag fått från läraren rörande elevers utveckling. 
Arbetet med rapporten har stött på vissa hinder i och med att objektet legat i ett annat land. 
Det kostar en del att åka över bron till Danmark från Malmö varför onödigt många besök 
undvikits. När jag skulle mejla videomaterialet till Jan räckte inte mejlens kapacitet, så jag 
brände istället en CD-skiva med informationen och postade den med prioriterat brev. Till 
en början kunde inte Reinemos dator spela upp mina videoklipp men efter lite mejlkontakt 
löste det sig och jag fick ett godkännande. 
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Resultatdiskussion 
Det som är mest slående med Reinemos undervisning är att eleverna spelar musik på ett 
sätt som får mig att glädjas. Om jag som lärare gläds av musiken torde även elever kunna 
stimuleras och inspireras, vilket är enligt kp2000 är viktigt. Vidare ges läraren möjlighet att 
utvecklas spelmässigt även när han spelar tillsammans med åttaåringar. På så vis får skolan 
en lärare som ständigt utvecklas tillsammans med eleverna utan att behöva gå spelkurser på 
bekostnad av undervisning. I boken "Vygotskij i praktiken" (Strandberg, 2006) talas om 
vikten av att läraren är med, dels av sociala skäl men också i egenskap av förebildare. Den 
proximala zonen som Vygotskij talar om definieras ofta som skillnaden mellan vad en elev 
klarar utan, respektive med hjälp av någon som är mer erfaren. Lärandet blir alltså bättre 
om man får hjälp. Bokens devis är: "vi gör det tillsammans". Musikundervisningen på 
Valby ligger verkligen i linje med denna devis. Äldre mer erfarna elever spelar med yngre, 
läraren spelar med eleverna. 
Metoden för hur musikundervisningen bedrivs är inte särskilt långsökt. Jag skulle likna 
musiklektionerna med ett repetitionstillfälle med ett band som inte repeterar till en specifik 
konsert utan snarare arbetar upp en repertoar. Läraren är ledaren som instruerar ensemblen, 
han visar och barnen härmar efter bästa förmåga. Efter en tid behärskar eleverna det de 
härmat. Det stämmer in på Vygotskijs tankar om att man börjar med att härma. Härmandet 
leder vidare till färdighet. Reinemo korrigerar inte de ovana eleverna direkt när de spelar 
fel, utan de ges först själva chansen att upptäcka felen. Det knyter an till berättelsen om 
min dansundervisning, där jag fick chans att dansa och känna mig duktig utan att bli 
korrigerad trots att jag gjorde många fel. 
I Reinemos undervisning spelar eleverna mycket mer avancerade stycken än vad vi gör på 
Musikhögskolan i ämnet UoL. Det kan kanske förklaras med tanken att låtarna ska vara "så 
enkla att majoriteten av eleverna kan lära sig spela låten under en lektion, utan lärarens 
medmusicerande" (se rubriken "Teori/Undervisning i klassensemble/UoL"). Blir styckena 
för avancerade fungerar inte det och lektionen "stjälper". I Reinemos modell står han för 
"förståelsen" och på så sätt hålls musiken ihop utan att det stjälper. 
Jag har träffat lärare som tycker att man inte ska briljera med sin kunskap, det är eleverna 
som ska glänsa. Det har medfört att dessa lärare spelar så lite som möjligt på lektionerna. 
Det är synd, för det ena utesluter inte det andra och Strandberg (2006) säger att läraren 
behövs som en modell om eleverna sa kunna lyfta sig. Både elever och lärare kan spela! 
Läraren måste dock behärska de olika instrument som ingår i ensemblen. Det skulle många 
lärare ha svårt för, i alla fall på den nivå som förekommer i studien men om de började 
spela på alla sina lektioner skulle de under en hel karriär ha gott om tid att lära. 
Den stora hemligheten bakom Reinemos undervisning är, förutom att han fokuserar på det 
rytmiska, enligt mig vad eleverna spelar. I början spelas riktigt korta och enkla låtar med 
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break. Man skulle kunna dra paralleller till barnsånger. De är väldigt korta, ofta med någon 
liten finess på slutet. Barnsången har en betydligt längre tradition än afro-ensemble med 
barn. Kanske en tradition kring ensemblespel med riktigt små barn kommer att utvecklas i 
framtiden, där fokus ligger på det lustfyllda i spelet. Vidare är det viktigt att alla instrument 
får en tydlig roll i ensemblen. Man ska kunna urskilja olika stämmor. I Karolins rapport 
(2007) uppkom tankar om hur man övar på att ha olika roller genom ensemblespel. Jag kan 
konstatera att vikten av roller är centralt i denna modell. Begreppet "call and response" kan 
vara bra att utgå ifrån då man vill skapa roller i musikensemblen. Jag återkommer till detta 
längre fram i diskussionen. 
För att kunna spela tillsammans så fort som möjligt, försöker läraren handskas med de 
motoriska hindren, bland annat genom att använda lättspelade instrument som keyboards 
och genom att hitta enkla trumkomp. Det tycker jag är smart. Man måste fånga en 
människas intresse på ett område innan personen är beredd att lära sig områdets tekniker, 
menar Freinet (Norén & Westin, 1996). Angående gitarrspelet skiljer sig Reinemo 
ordentligt från vad man lär på UoL. Som nämnts i teorikapitlet läggs där stort engagemang 
vid visackord, något som kräver stora motoriska ansträngningar. Vidare är Reinemos sätt 
att lära eleverna trumkomp på något jag aldrig stött på tidigare, trots att jag i grunden är 
trummis. När bastrumman ersätts med en puka och hi-hat utesluts minskar trummisens 
tröskel till att kunna kompa ett band, avsevärt. 
Sången är enkel för de yngsta barnen och mer avancerad för de äldre. Ingen tvingas till att 
sjunga och alla låtar innehåller inte sång. Därmed drar jag slutsatsen att sång prioriteras 
lägre än de övriga instrumenten. Det kan kanske förklaras med att eleverna sjunger i andra 
sammanhang på skolan och att Reinemo vill ägna den lilla tid de har i musiksalen åt sådant 
som endast kan göras där, nämligen att spela instrument. 
Upplägget att utöva spel och skapa sig ett sammanhang innan musikteori blandas in, är helt 
linje i med Freinets tankar. Han menade, som tidigare nämnts, att man först gör sig bekant 
med ett område innan man teoretiserar det. De äldre barnen kan en del teori som de erhållit 
genom att ställa frågor. Därmed är deras musikförståelse fördjupad. Själv lärde jag mig 
musikteori först på gymnasiet. Då hade jag spelat och sjungit väldigt mycket och teorin 
fördjupade mitt musikintresse. Utan mina tidigare musikerfarenheter hade kanske inte 
teorin varit särskilt intressant. Jag hade kanske dessutom haft svårt att förstå den. 
Kunskapsskillnader är inget problem här till skillnad från vad Karolin (2007) kom fram till. 
Duktiga elever är en tillgång för andra elever. Hemligheten är att man spelar en typ av 
musik som innehåller olika utmaningar för skilda elever. Jag vill dra en parallell till 
sambaorkestern som jag beskriver under "Min bakgrund/Sambaorkestern". Här finns redan 
i musikformen en tydlig nivåskillnad mellan de olika instrumenten. Musiken fungerar för 
vana och ovana att spela tillsammans. Jag menar att vi som utformar en musikundervisning 
där elever ska spela tillsammans, i allra högsta grad ska använda oss av musik som 
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"fungerar".  När det "fungerar" är alla elever aktiva, de finner en utmaning i det de gör, de 
får testa olika roller och de känner tillhörighet. Det är utgångspunkten, inte musik-, klang-, 
eller konstidealet. Vi bygger inte ett samhälle där rullstolsbundna tvingas klättra i trappan, 
utan vi installerar en hiss. På samma sätt ska musiken innehålla trappor, hissar och 
klätterrep, alltså alternativ! 
Reinemos undervisning talar till alla Dunns (Boström, 2002) fyra sinnen. De får titta 
(visuellt), prova (kinestetiskt), lyssna (auditivt) och uppleva (taktilt). Det är viktigt att dessa 
fyra är representerade i undervisningen, eftersom elever har skilda sinnen som dominerar. 
Den verbala kommunikationen är dock aningen underrepresenterad men det stöds av 
Boström (2002) som menar att vuxna och barn generellt har svårt att inhämta information 
genom tal. I Reinemos undervisning syftar talet främst till att organisera repetionerna, inte 
till att beskriva hur eleverna ska spela. 
Reinemo är utbildad till klassisk flöjtmusiker. Musikgenren som eleverna spelar på 
lektionerna ligger alltså inte i hans direkta profession. Det kan vara en drivkraft som 
motiverar att jobba med elever utan förkunskaper. Jag upplever det annars ganska ovanligt 
att musiker på en liknande nivå jobbar som "klassmusiklärare" i lågstadiet. De brukar 
snarare undervisa på musik/kulturskolan. Jag kan även se vissa poänger med att inte 
undervisa på sitt huvudinstrument. Biinstrumenten har man ofta lärt sig då man är äldre. 
Därmed kan det vara lättare att komma ihåg och förstå den egna lärandeprocessen. 
Kunskapen kan användas då man leder andra till lärande. 
Rörelse främjar den motoriska utvecklingen. Det faktum att eleverna på Valby har rytmik, 
kan det vara en bidragande orsak till att de når en så pass hög musikalisk nivå? Jag har 
inget svar på frågan men det är en relevant spekulation. Reinemo bygger mycket på det 
rytmiska i spelet och följer därmed upp rytmikundervisningen. De stödjer varann. 
På musikskolan läggs mycket tid åt att spela så kallad klassensemble, vilket innebär att vi 
spelar en enkel låt med ett enkelt arrangemang, ofta en förenkling av originalet. Vi har 
dock aldrig diskuterat hur man med stilgrepp som "call and response" kan skapa olika 
roller i musikarrangemangen, genom stora skillnader mellan låtens olika partier hjälpa 
ovana elever att höra skillnader i musiken eller med hjälp av dynamiska arrangemang 
skapa en ljudmiljö som är sund för hälsan. Jag hoppas att denna rapport kan påverka 
musikutbildningen till att ta upp ovan nämnda.  Konkret skulle det kunna innebära att 
studerande skriver ett arrangemang för den instrumentbesättning som förekommer i 
studien, innehållande de aspekter jag tagit upp. Arrangemangen skulle senare kunna 
provspelas på lektioner i UoL. 
Vidare menar jag att det finns möjlighet att "bygga in" pedagogik i arrangemangen. 
Somliga arrangemang kräver mer lyssning en andra och därmed mer samarbete. Så 
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musiken skulle kunna vara ett sätt för elever att utveckla sin kommunikation. Man kan 
också tänka sig arrangemang innehållande improvisationspartier. Dessa partier behöver inte 
vara helt fria, utan kan innehålla exempelvis härmningsmoment. Om man som musiklärare 
börjar utforma pedagogik med musik som metod, istället för en pedagogik för att lära 
musik, öppnar sig många möjligheter. Exempelvis skulle andra lärare kunna ta hjälp av 
"musikmetoder" i sin undervisning. Det skulle ge musiken en större roll i skolan och kunna 
motivera höjda anslag. 
Skulle man kunna applicera denna modell i en svensk grundskola? Jag har tidigare 
angående den nationella utvärderingen redovisat att musikundervisningen skiljer sig väldigt 
mycket åt från skola till skola (skolverket, 2005). Samtidigt var sång och spel samt 
musiklyssning de mest frekventa aktiviteterna i årskurs nio. Det passar utmärkt till 
beskrivningen av modellen jag visat. Vi har även i Sverige F-9 skolor där man skulle kunna 
låta elever börja spela ensemble redan vid skolstart. Musikinstrument har idag blivit väldigt 
billiga, så inköp av utrustning borde inte ställa till problem. Viktigt i denna modell likt vad 
Karolin (2007) kom fram till är möjligheten till mindre grupper än helklass, vilket 
ekonomin sällan tillåter. En lösning kan vara att minska undervisningstiden för de yngsta, 
då deras låtar är kortare. En annan, som jag stötte på innan jag blev lärarstudent, är att dela 
klassen. Ena halvan har självstudier medan den andra har ensemble. Slutligen kan det vara 
svårt att hitta en lärare som är beredd att jobba på detta vis. Jag hoppas mitt arbete kan 
inspirera någon. 
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Slutsatser 
Det som är utmärkande för Reinemos modell är den höga nivå eleverna spelar på. Det förklaras i 
huvudsak av lärarens medmusicerande, rytmens centrala roll, elevernas tidiga start (årskurs två), 
låtarnas form och arrangemang samt avsaknaden av notation till fördel för gehöret. 
Musikundervisningen på Valby sker genom Dunns fyra sinnen och i enlighet med Vygotskij och 
Freinets tankar om lärande. Elever på olika kunskapsnivå spelar tillsammans men svårighetsgraden 
på deras stämmor skiljer sig åt. Modellen skulle kunna appliceras på en svensk skola. Många 
aspekter av den skulle kunna förgylla lärarutbildningen i Musik. 
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Bilagor 
Följande webbadresser leder till respektive videoklipp.   
1: http://www.youtube.com/watch?v=yfS4tSHttgA 
2: http://www.youtube.com/watch?v=ZsutRJ4nKN8 
3: http://www.youtube.com/watch?v=LmMFnn-yBew&feature=channel_page 
4: http://www.youtube.com/watch?v=QRNLSpZyHTY&feature=channel 
5: http://www.youtube.com/watch?v=QRNLSpZyHTY 
6: http://www.youtube.com/watch?v=u5rKJESawgI&feature=channel 
7: http://www.youtube.com/watch?v=322puhKNtJM&feature=channel 
8: http://www.youtube.com/watch?v=2OANeJ0pAvk&feature=channel 
9: http://www.youtube.com/watch?v=t-XVd5gt6VA&feature=channel 
10: http://www.youtube.com/watch?v=UiYQsy4BXrc&feature=channel 
11: http://www.youtube.com/watch?v=YuScIN9g8ZE&feature=channel 
12: http://www.youtube.com/watch?v=PZdF_5L4Jio 
13: http://www.youtube.com/watch?v=lHbL5zs9F7s&feature=channel 
14: http://www.youtube.com/watch?v=QyqdzIu6jiw&feature=channel 
15: http://www.youtube.com/watch?v=Jm8eKC4bHn0&feature=channel 
16: http://www.youtube.com/watch?v=4zUrf2__hmk&feature=channel 
17: http://www.youtube.com/watch?v=wvYX93Z8irA&feature=channel 
18: http://www.youtube.com/watch?v=C88YxK47l6I&feature=channel 
19: http://www.youtube.com/watch?v=PDe9TXDKq1I&feature=channel 
20: http://www.youtube.com/watch?v=eyAESH9LUjA&feature=channel 
21: http://www.youtube.com/watch?v=paAPH7HSNrw&feature=channel 
22: http://www.youtube.com/watch?v=RP8m8JecGfA&feature=channel 
23: http://www.youtube.com/watch?v=OiDmlWQGJC0&feature=channel 
24: http://www.youtube.com/watch?v=Ilf858B9ZPM&feature=channel 
